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DAS 17. JAHRHUNDERT IN DER FRANZOSISCHEN MALEREI 
Ausstellung im Kunstmuseum Bern, Februar - März 1959 


Wie die Betrachtung von Bildausschnitten uns gelehrt hat, aus ihnen besondere Er- 
kenntnisse für das Ganze zu ziehen, so vermag diese kleine Schau, aus einem riesi- 
gen Kunstgebiete ausgewählt, uns eigentümliche und wichtige Einsichten zu vermit- 
teln. Von der französischen Regierung in Zusammenarbeit mit dem Berner Kunst- 
museum veranstaltet, ist sie nicht nur für Bern und die Schweiz verdienstlich; auch 
für denjenigen, der, einigermaßen mit der Materie vertraut, Gelegenheit gehabt hat, 
einen großen Teil der gezeigten Bilder und Zeichnungen anderswo zu sehen, bietet 
sie Genuß und Unterweisung. 


Und zwar nicht nur durch das bloße Zur-Kenntnis-Nehmen des zusammengestell- 
ten Materials, sondern durch die Vergegenwärtigung der Mannigfaltigkeit, in der die 
französische Kunst des Barock sich entfaltete. Frankreich übertraf darin alle übrigen 
Länder Europas - Italien, Deutschland, die Niederlande - und gründete damals 
seine künstlerische Vorherrschaft in der Malerei, die im 18. und 19. Jahrhundert so 
kampflos sich durchsetzte. Die Ausstellung bietet aber noch einen anderen höchst lehr- 
reichen Aspekt, nämlich eine Stufenfolge differenzierter Qualitäten. Da ist der grobe 
Verismus bei Valentin de Boulogne, die leichtfertige Verve Simon Vouets, der es - 
äußerlich gesehen - mit Franz Hals aufzunehmen scheint, während ihm faktisch 
gerade der Geist der freien Formerfindung abgeht, die getreue Beschränktheit der 
Brüder Le Nain, deren hingebende Kunst man nicht (wie der Ausstellungskatalog es 
tut), als auf dem „niveau de la grande peinture“ befindlich preisen sollte; sie ist und 
bleibt „genre“, legitimiert nur durch die Unvoreingenommenheit des Blickes und den 
Reiz des Darstellungsmaterials, und ist, wo sie ins Religiöse aufsteigt, eine Verlegen- 
heit. Dann finden sich mehrere der Reduktionen von Georges de la Tour, eng im 
Thematischen wie in den Gestaltungsmitteln, in Form und Farbe, Werke eines zu 
kurz gekommenen simplificateurs des Lebens wie der Kunst, der heut verständlicher-, 
ja (aus einer fälschlich in seine Kunst hineininterpretierten „Abstraktheit”) notwen- 
digerweise eine allzu hohe Schätzung genießt. Zu ihm im Gegensatz steht der jung 
verstorbene Jacques Blanchard, der das Mittelmaß des französischen, ganz und gar 
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italienisch geschulten Idealismus repräsentiert. Es war ihm nicht vergönnt, über die 
Gestaltung einzelner anmutiger, in sich unbedeutender Motive hinauszukommen. 

Gegenüber den Werken dieser Künstler hebt sich die kleine Auswahl von Gemäl- 
den Poussins und Claude Lorrains ab. Sie kann selbstverständlich keinen irgendwie 
vollständigen Eindruck jener Künstler vermitteln, weist aber durch die Gegensätzlich- 
keit auf die tiefe Verschiedenheit dieser beiden Maler: auf Claude, den Lyriker, der 
die Folgen seiner einmal gefundenen Melodie immer wieder in den zartesten Modu- 
lationen wiederholt (die Wirkung seiner Werke wird hier durch den unterschied- 
lichen Erhaltungszustand ungünstig beeinflußt, da einige von ihnen, allzu scharf ge- 
putzt, der tonigen Zusammenfassung entbehren), und, ihm gegenüber, auf Poussin, 
den Epiker, mit seiner wundervollen Einheit von Bildsprache und Bildinhalt, seiner 
erstaunlichen Mannigfaltigkeit und Originalität, so schon in dem frühen Bilde des 
„Einzuges Christi in Jerusalem“ (Kat. 70) wie im „Brennenden Dornbusch“ (Kat. 72b) 
von 1641, mannigfaltig auch noch in jenem anderen Sinne, daß er im gleichen Jahre 
1648 zwei so verschiedene Kompositionen wie „Eliezer und Rebekka“ (Kat. 73) und 
die „Landschaft mit dem Diogenes“ (Kat. 74) hervorbrachte. Bei Poussin hatte der 
Organisator der Ausstellung, Boris Lossky, Konservator der Museen von Tours und 
Amboise, wie sein Berner Kollege, offenbar die Absicht, gewisse zweifelhafte Werke 
zur Diskussion zu stellen. - Es wird deutlich, daß die „Schlafende Venus, von 
Satyrn überrascht” (Kat. 72; Privatbesitz Zürich) nicht von Poussins Hand sein kann; 
die mit Schwarz modellierten Töne des Inkarnats schließen das aus. Dieses Bild wird, 
wegen der Übereinstimmung der Körperformen, von demselben Künstler sein, dem 
gewisse Zeichnungen zugehören, die noch als Arbeiten Poussins gelten, aber aus 
seinem Oeuvre zu streichen sind (Walter Friedlaender, Drawings of Nicolas Poussin 
Nr. 230 und 200, und Anthony Blunt, French Drawings... at Windsor Castle Nr. 178 
und 179). Auch die „Anbetung der Hirten“ (Kat. 75; Privatbesitz Paris) kann nicht 
für ein Poussinsches Original angesehen werden. Schließlich: die „Landschaft mit 
dem wegen Ungehorsams bestraften Propheten“ (Kat. 76; Le Havre)! Sie könnte auf 
Grund der reizvollen Oberflächenstruktur von demselben bisher noch Unbekannten 
stammen, der die sogenannte „Himmelfahrt der Maria“, ein kleines Landschaftsbild 
(Fragment) in Dulwich gemalt hat. 


Wie jede Klassik hat auch die französische des 17. Jahrhunderts sich nur kurze Zeit 
auf ihrer Höhe halten können. Weder der Poussinfolger Sebastien Bourdon mit seiner 
tieftönigen Farbigkeit noch der „Raphael frangais“ Le Sueur mit seinen zu großen 
Formaten und unklaren Lokaltönen, noch auch der sanfte Laurent de la Hyre oder 
Le Brun erreichten das von Le Lorrain und Poussin gesetzte Niveau des Künstleri- 
schen. Ihnen allen fehlte die Ergreifung des Ganzen, die Fähigkeit, ein Bildthema 
einer gemalten Totalität gleichzusetzen. Welche Folgen das hatte, kann man leicht 
erkennen, wenn man in dieser Ausstellung die Gesten hinsichtlich der Fülle des Aus- 
drucks oder der Leere bei den verschiedenen Malern studiert. Einleuchtenderweise 
entspricht der leeren Geste die Leere des Raumes, beide hervorgegangen aus dem 
Mangel an lebensgesättigter Vorstellungskraft. 
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Der letzte (große) Saal der Ausstellung, im Gesamteindruck vielleicht am wenig- 
sten befriedigend, ist, historisch gesehen, nichtsdestoweniger von höchstem Interesse. 
Er veranschaulicht das breite, in viele Arme sich teilende und verflachende Ausein- 
anderfließen der künstlerischen Entwicklung der Epoche (am Ende des Jahrhunderts), 
bei dem die Schönheit und Wirkungskraft der Faktur wichtiger wurde als der geistige 
Gehalt und die schöpferische Darstellungskraft. 

Die volle Kraft der luciden, spezifisch französischen Phantasie, die von der „raison“ 
geklärt, nicht behindert wurde, zeigt sich dagegen am unverborgensten wohl in den 
ausgestellten Zeichnungen aus der ersten Hälfte des 17. Jahrhunderts, die einen noch 
größeren Bereich umfassen als die Gemälde. Unter ihnen sind hervorragende Bei- 
spiele der Kunst Bellanges und Callots, von Dubois und Dubreuil, den in Fontaine- 
bleau Tätigen, von Poussin und seinem Schwager Dughet, Muster französischer 
Porträtkunst, die Holbein an Feinheit der Auffassung übertreffen, und, um nur noch 
einen Großen zu erwähnen, Werke von Pierre Puget, zum Teil berühmte und oft ge- 
zeigte Blätter, die wiederzusehen einen unschätzbaren Gewinn bedeutet. Kurt Badt 


DIE SAMMLUNG WILHELM REUSCHEL 
Olskizzen und Entwürfe des 18. Jahrhunderts 
(Mit 2 Abbildungen) 

Seit die Sammlung des Hofrats Röhrer in die Städtischen Kunstsammlungen Augs- 
burgs überging und seit 1957 die Österreichische Galerie in Wien (allerdings meist 
schon bekannte) Entwürfe österreichischer Barockkünstler ausstellte, ist der Offent- 
lichkeit keine so thematisch geschlossene und abgerundete Sammlung von Olskizzen 
zur barocken Monumentalmalerei zugänglich geworden wie durch die Ausstellung der 
Bestände des Münchener Bankiers Wilhelm Reuschel (bis 10. Mai im Bayerischen 
Nationalmuseum in München, vom 13. Juni bis 13. September im Mainfränkischen 
Museum in Würzburg ausgestellt). Was die Zahl der Skizzen und die Auswahl der 
Künstlernamen betrifft, ist diese Sammlung - innerhalb der selbstgesteckten Grenzen 
Süddeutschland und Österreich - die umfangreichste ihrer Art. 

Der Katalog zählt 63 Nummern; zieht man davon einige wenige nicht als eigent- 
liche Entwürfe anzusprechende Bilder ab und berücksichtigt man andererseits, daß 
- entweder aus Gründen einer thematischen oder qualitativen Auswahl - mehrere 
Stücke aus dem Besitz Reuschel (darunter ist beispielsweise auch ein Gaulli) nicht 
gezeigt werden, so ergibt sich die erstaunliche Tatsache, daß ein Privatsammler es 
noch in unseren Tagen fertigbrachte, mit philatelistischer Ausdauer und weiser Ein- 
grenzung seiner Leidenschaft einen Schatz zusammenzutragen, der jedem Museum 
Ehre mache würde und auch - die Sammlung soll als Stiftung dem Bayerischen Na- 
tionalmuseum in München zufallen - wirklich Ehre machen wird. 

Die Tatsache, daß heute noch eine solche Privatsammlung entstehen konnte, zeigt 
aber auch, daß bisher die Kunstwissenschaft und nach ihr der Kunstmarkt die Be- 
deutung und Problematik barocker Freskoentwürfe nicht genug erkannten. So ist für 
die Erforschung der Planungsgeschichte der Monumentalmalerei des 18. Jahrhunderts 
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diese Sammlung von einer Bedeutung, die erst allmählich und vor allem nach Er- 
scheinen des wissenschaftlichen Katalogs (von Bruno Grimschitz) erkannt werden 
wird. Noch sind manche der Entwürfe nicht mit Meistern oder ausgeführten Fresken 
und Altären schlüssig in Verbindung zu bringen, noch ist unser Wissen vom Werde- 
gang dieser Kunstwerke in den Anfängen. 


Nur 24 der Bozzetti sind durch Signaturen oder durch die danach entstandene 
Ausführung namentlich gesichert, ein Gutteil der anderen ist mit Sicherheit zuzu- 
weisen, bei einem Rest aber sind die Malernamen mehr als Bezeichnung des Um- 
kreises denn als feste Fixierung aufzufassen, wobei der Katalog hier zunächst nicht 
anders als eine Diskussionsgrundlage verstanden sein will; ihn ein Provisorium zu 
nennen, verbietet die hervorragende Aufmachung mit 27 teils farbigen Abbildungen. 

Von den erstrangigen Namen fehlen nur zwei: der Bayer Asam und der Oster- 
reicher Rottmayr. Sonst ist die Liste der vertretenen überregionalen und selbst loka- 
len Malergrößen beinahe vollständig. Sogar die zwei für den süddeutschen Raum so 
wichtigen Italiener, Carlone und Amigoni, sind vertreten. Bemerkenswert von erste- 
rem zwei Tondi (Kat. 9 und 10), die, wenn sie zusammengehören sollen, einige iko- 
nographische Rätsel aufgeben. Von den Österreichern der älteren Generation ist Da- 
niel Gran als erster zu nennen. Seine Skizze „Apoll und die Musen“ (Kat. 18) steht 
wohl in Zusammenhang mit dem Fresko für das Palais Schwarzenberg, während die 
hl. Elisabeth (Kat. 17), als Entwurf für das Altarblatt der Wiener Karlskirche be- 
zeichnet, kaum direkter Bozzetto ist, sondern in die Reihe der Werkstattkopien ge- 
hört, von denen bisher 7 bekannt sind. 


Wird bei Gran als Vorbild Pittoni wirksam, so ist bei Paul Troger der Einfluß 
Piazzettas unverkennbar; ja, mehr noch in den Skizzen als dann im Fresko offenbart 
sich eine Ekstatik der Farben und auch der Gebärden, die - und das wird durch 
diese Ausstellung vorzüglich dokumentiert - von Venedig ausgehend bereits sehr früh 
von Österreich und dann Süddeutschland übernommen wurde. Während eine „Him- 
melfahrt Mariae“ (Kat. 45) Trogers bisher noch mit keinem Fresko in Zusammenhang 
gebracht werden konnte, ist ein zweiter Bozzetto gleichen Themas (Kat. 44), Entwurf 
für den Dom von Brixen, nicht zuletzt deshalb interessant, weil hier ein sehr frühes 
Planungsstadium sichtbar wird: noch ist dort, wo im Fresko später rein ornamentale 
Rahmung vorgezogen wurde, eine Quadratura riesigen Ausmaßes geplant. Hier 
wurde ein Schritt getan, der in seinen Konsequenzen bis zu dem späteren Martin 
Knoller reicht: der Aufbau der von der Architektur unabhängigen, bildgerechten 
Freskomalerei, wie sie in ihrer Umkehrung barocker Tendenzen das spätere Jahrhun- 
dert, das Rokoko, beherrscht. So könnte man Knollers fünf Bozzetti für Tafelbilder 
halten, wären sie nicht durch einige perspektivische Untersichten und durch Randaus- 
sparungen eindeutig als Entwürfe gekennzeichnet. Drei der Skizzen sind für Volders 
(Kat. 22-24), eine wohl für einen der Paläste, die der Maler als Hofmaler des Gra- 
fen Firmian in Mailand ausmalte (Kat. 27), entstanden, während eine „Auferstehung 
Christi“, vom Katalog mit dem Fresko in Neresheim in Verbindung gebracht, nicht 
ohne weiteres dafür in Anspruch zu nehmen ist (Kat. 26); der Bozzetto ist oval, wäh- 
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rend die entsprechende Kuppel in Neresheim rund ist (die Neumannsche Planung 
einer Ovalkuppel datiert lange Jahre vor dem Eintreffen Knollers in Neresheim). Eine 
zweite Fassung im Ferdinandeum in Innsbruck galt lange dort als Troger, was sehr be- 
zeichnend ist, aber auch Anlaß geben sollte, die Autorschaft noch einmal zu überprüfen. 

Kremserschmidt ist mit vier Bildern vertreten, von denen die „Hexe von Endor“ 
(Kat. 35) und eine „Aufnahme des Aeneas in den Olymp“ (Kat. 36; nicht „Mars und 
Venus‘) in ihrem Kolorit sehr typisch und in der Zuschreibung sicher sind. Eine 
„Auferstehung der Toten“ (Kat. 37) dagegen ist eher in den deutschen Umkreis um 
Zick zu setzen, während die „Marter des hl. Bartholomäus“ (Kat. 38) erhebliche 
qualitative Mängel aufweist. Zuletzt sei von den Österreichern noch Maulbertsch 
erwähnt. Während eine „Taufe Christi" (Kat. 28) als Vorstudie zum Theologiesaal 
der Alten Universität Wiens identifiziert werden konnte und damit gegen 1770 da- 
tierbar ist, dürfte der „Prometheus“ (Kat. 31) sowohl seiner komplizierten mytholo- 
gischen Thematik nach als auch formstilistisch in den Umkreis der Fresken in der 
Bibliothek von Strahov oder Klosterbruck gehören und damit in die mittleren 90er 
Jahre, wie auch eine „Auferstehung Christi“ (Kat. 32). Eine Allegorie auf das Kaiser- 
paar (Kat. 29; Abb.2) und ein „Orpheus in der Unterwelt“ (Kat.30, nicht „Apoll vor den 
olympischen Göttern“) sind Grisaillen und dabei doch von einer „Farbigkeit“, die ein 
bezeichnendes Licht auf die malerischen Qualitäten Maulbertschs wirft. Zugleich 
aber zeigen diese Grisaillebozzetti (auch von Bergmüller ist einer gezeigt) ein Pro- 
blem: die Kategorie des Entwurfes scheint hier eo ipso und vorsätzlich bildwertig 
fixiert zu sein, wobei die Einfarbigkeit keineswegs zeichnerische Vereinfachung, son- 
dern kunstvolle, artistische Kennzeichnung des „Zustandes“ Bozzetto sein soll, die 
den Entwurf als solchen kennzeichnet und zugleich zum eigenwertigen Kunstgegen- 
stand macht (etwa als Geschenk für den Auftraggeber). 

Das dürfte auch für die „Marienkrönung“ Bergmüllers (Kat. 8) gelten, des Malers, 
dessen Bedeutung für den schwäbischen Bereich mit der des Troger für Österreich 
gleichzusetzen ist. Er repräsentiert in diesem Grisaillebozzetto mit seinen plastisch- 
pathetischen Figuren jene Grenze zwischen Spätbarock und Rokoko, die in einem 
zweiten, ihm zugeschriebenen Entwurf bereits weit überschritten ist. In dieser „Klo- 
stergründung“ (Kat. 7) herrscht jene luftige, landschaftliche Weite, die bezeichnend 
ist für die 60er Jahre, so daß zu überlegen wäre, ob man sie nicht etwa Mages zu- 
schreiben sollte, dessen zwei Entwürfe in Augsburg (einer davon ist auf 1765 da- 
tiert) große Ähnlichkeit aufweisen, so, wie der Reuschel’sche Entwurf sich kaum mit 
Bergmüllers Skizze für Diessen (Augsburg) vergleichen läßt. 

Fraglich scheint auch die Autorschaft des Matthäus Günther an einer „Verherrli- 
chung der Eucharistie” und einem Altarblattentwurf mit den vierzehn Nothelfern 
(Kat. 19 und 20) zu sein. Erstere läßt an die Art des Otto Gebhardt denken, der 
letztere, qualitativ höherstehend, ist zwar vergleichbar mit dem Rosenkranzbild in 
Augsburg, kann aber doch kaum von derselben Hand stammen, die den großen 
Bozzetto für Rott am Inn schuf, den das Bayerische Nationalmuseum jetzt erwerben 
konnte. Von einer beinahe sensationell hohen malerischen Qualität ist daneben der 
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Entwurf des Johann Baptist Enderle für das 1778 datierte Fresko von Oberndorf am 
Neckar mit einer „Anbetung der Hirten“ (Kat. 14). Hier scheint die Kunstgeschichte 
einen Meister zugunsten von berühmteren Namen übersehen zu haben, Namen, die 
wenigstens kurz genannt sein sollen: Holzer, Göz, Zeiller, Spiegler - sämtliche mit 
hervorragenden Bildern vertreten. 


Reizvoll, auch in den Fragen die sie aufwerfen, sind drei Bilder Johann Wolfgang 
Baumgartners. Zwei davon, die Jakobsgeschichte illustrierend (Kat. 5 und 6), erin- 
nern in ihrer tiefglühenden Farbigkeit an die Erdteile-Allegorien in Augsburg oder 
an den „Abschied des verlorenen Sohnes“, der letztes Jahr in Stuttgart (Meisterwerke 
aus Baden-Württembergischen Privatbesitz, Nr. 14) ausgestellt war. Durch diese Ver- 
gleiche aufmerksam geworden, vermißt man an den Reuschel’schen Exemplaren den 
für Baumgartner typischen gemalten Rocaillerahmen, der, aus dem Boden heraus- 
wachsend, sich über dem Bild schließt: die beiden Bilder sind leider oben beschnit- 
ten. Außerdem dürfte es sich bei ihnen um keine Entwürfe, sondern um Endergeb- 
nisse handeln; das läßt der ebenfalls ausgestellte Entwurf für eine „Anbetung der 
Hirten“ (Kat. 4) in der Kirche von Baitenhausen vermuten. Trüge dieser nicht alle 
Zeichen der Macchia eines allerersten Bozzettozustandes, so wäre man auf Grund 
eines Farbvergleiches mit den anderen Bildern geneigt, ihn für eine Replik zur in 
Ellwangen liegenden Vorzeichnung zu halten. Dieses Rätsel farbstilistischer Unter- 
schiede - glühende Tiefen in den Jakobsbildern, flache, in Grau gebrochene Farben 
im Bozzetto - ist nur zu erklären als ein Unterschied zwischen den Kategorien Bild 
und Entwurf. Er ist genauso zu finden bei den Stücken von Januarius Zick. Auch 
hier unterscheidet sich ein hl. Sebastian (Kat. 52) grundsätzlich in seiner Faktur von 
den Entwürfen etwa für Triefenstein (Kat. 55 und 56), allein schon durch den ver- 
schiedenartigen Ausbau des Tiefenraumes. Bemerkenswert, daß sowohl die beiden 
Bozzetti Zicks, als auch der Baumgartners noch vor einer Zeichnung, als allererste 
Improvisationen entstanden zu sein scheinen. 


Läßt sich so aber die Gattung des echten Entwurfes für Fresken ausgrenzen, so 
sollte auch das in dieser Ausstellung neu zugänglich gewordene Material ein Anlaß 
sein, die von W. Mrazek (Kunstchronik 1957, 10, $. 273) unlängst geforderte termino- 
logische Akribie zu pflegen: etwa in der Unterscheidung zwischen Bozzetto als ech- 
tem Entwurf und Modelletto als Ausführungsvorlage. Wie schwierig das allerdings 
in der Praxis sein kann, zeigt sich beispielsweise an einer „Himmelfahrt“ des Chri- 
stian Winck (Kat. 46; Abb. 3), die in ihrer hinreißenden Improvisation bei gleichzeiti- 
ger kompositioneller Festigung bereits an der Grenze von Bozzetto zum Modelletto ste- 
hen dürfte. DieGrenzen sind also keineswegs immer fest zu ziehen; vor allem dort nicht, 
wo, wie im Falle Winck, das Fresko selbst noch nicht identifiziert werden konnte. 
Erschwerend kommt die Tatsache hinzu, daß „Entwürfe“ auch oft nach dem fertigen 
Fresko gemalt worden zu sein scheinen, entweder zum Zwecke einer Dokumentation 
oder für den Werkstattbetrieb (wie Tiepolo in seinen Skizzenbüchern seine Motive 
kopieren ließ); wenn nicht schon die damalige Beliebtheit des Entwurfes derartige 
Bilder entstehen ließ. Der Verdacht einer solchen Wiederholung ist jedenfalls immer 
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dort gegeben, wo keinerlei Unterschiede zur Ausführung feststellbar sind, Unter- 
schiede, die sich meist sonst sogar noch durch Veränderungen zwischen Modelletto 
und Fresko ergaben. 

Welchen Wert man schon im 18. Jahrhundert den Entwürfen beimaß, das erhellt 
die bekannte Diebstahlsgeschichte des Holzer-Entwurfes für Münsterschwarzach. Ein 
wenig als Dieb sei er sich auch vorgekommen, so versicherte der Generaldirektor 
des Bayerischen Nationalmuseums, als er die Bilder der Sammlung Reuschel in der 
Wohnung des Besitzers für die Ausstellung abhängte. Es ist dies, das sei hinzugefügt, 
eine der erfreulichsten und lehrreichsten „Diebstahlsgeschichten“ der letzten Jahre. 

Hermann Bauer 


200 JAHRE STAATL. GRAPHISCHE SAMMLUNG MUNCHEN 
(Mit 1 Abbildung) 


Im ereignisreichen Jubiläumsjahr 1958 der Stadt München hatte zugleich die 
Staatl. Graphische Sammlung ihre zum zweihundertsten Male sich jährende erste aus- 
drückliche Beurkundung zu begehen. Mit einer umfangreichen Ausstellung aus ihren 
Beständen (die bis in dieses Frühjahr hinein dauerte) und einer Publikation (Peter 
Halm, Bernhard Degenhart, Wolfgang Wegner: Hundert Meisterzeichnungen aus der 
Staatl. Graphischen Sammlung München. Prestel Verlag München, 1958. 82 S., 100 
Schwarz-Weiß-, 6 Farb-Tafeln. DM 20.-) erinnerte sie an das Datum ihrer Begrün- 
dung: 1758 hatte der Kurfürst Carl Theodor von der Pfalz seinem Hofmaler Lambert 
Krahe den Auftrag erteilt, in Mannheim ein Zeichnungs- und Kupferstichkabinett ein- 
zurichten. Die in den „Etrennes Palatines. Pour L’Ann&ee 1769“ (Mannheim) über- 
lieferte Nachricht rundet das Bild der von diesem Herrscher so energisch betriebe- 
nen, im aufklärerischen Sinne ins Gesellschaftliche wirkenden, auf künstlerische 
und wissenschaftliche Kommunikation und Erziehung bedachten Kulturpolitik. Man 
hat im besonderen an die Gründung der Mannheimer Kunst-Akademie im gleichen 
Jahre 1758 zu denken; daneben an die 1766/67 dekretierte Zusammenfassung der 
bis dahin verstreuten Skulpturen-Sammlungen „zu derselben bessere conservierung 
sowohl, als besonders zum Gebrauch deren Mahlern und Bildhauer fürnehmlich aber 
zum studiren der in der Akademie der zeichnungs-Kunst zu bes. Mannheim sich 
übender Lehrjugend ...“ In seinem der Jubiläums-Publikation vorangestellten Abriß 
der Sammlungs-Geschichte weist Peter Halm auf diese Parallel-Gründung hin, deren 
ausdrücklich formulierte „öffentliche“ Funktion zweifellos auf das graphische Ka- 
binett übertragen werden kann und sich mit weiteren Daten charakteristisch zusam- 
menfügen läßt (erinnert sei nur an das 1769 ff. erbaute Kasseler „Museum Fridericia- 
num”, das von Anfang an zu bestimmten Zeiten der Allgemeinheit zugänglich war). 

Wir sind vom Jahre 1758 an hinlänglich über die weiteren Geschicke der Samm- 
lung informiert, die nach der kurpfälzischen Erbfolge - zusammen mit den Ge- 
mälden der Mannheimer Galerie - ja durchaus nicht vorsätzlich, sondern unter dem 
Druck der revolutionären Zeitereignisse nach München gelangte, um dann dort zu 
verbleiben. Heinrich Pallmann hat in einer aus Anlaß des 150jährigen Jubiläums 
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herausgegebenen Schrift (Die Königl. Graphische Sammlung zu München 1758 - 1908. 
München 1908) die Entwicklung seit 1758 mit oft überreichem Detail dargelegt. 
Weiter zurückdringende Untersuchungen zur Erwerbungs-Geschichte des Mannheimer 
Kern-Bestandes, die Wolfgang Wegner vorgenommen hat, stehen vor dem Abschluß. 
. Dagegen ist es bisher nicht schlüssig gelungen, vom heutigen Besitz der Graphi- 
schen Sammlung her eine Brücke zur Kunstkammer der bayerischen Herzöge und 
Kurfürsten zu schlagen. Ein 1598 geschriebenes Inventar des damaligen Besitzes gibt 
uns Nachricht von reichlichen Beständen, läßt aber infolge der ganz summarischen 
Anführungen keine sicheren Identifikationen zu. (Vgl. darüber: Peter Halm, in: 
Bayerische Kulturpflege. Beiträge zur Geschichte der Schönen Künste in Bayern. Mün- 
chen 1949, p. 109 ff.) Die Situation ist in diesem Punkte grundsätzlich anders als bei 
der Pinakothek und der Staatsbibliothek, die bekanntlich wesentlichsten Besitz aus 
der intensiven Sammel-Tätigkeit des bayerischen Hauses im 16. und frühen 17. Jahr- 
hundert herleiten können. 

Ein graphisches Kabinett bleibt in seinem Gesamtbestand stets verborgener als die 
reichste Galerie. Es sind eher Ausschnitte, die der Einzelne durch spezielles Studium 
kennt, und die rege Ausstellungstätigkeit, die heute die Besitztümer publiziert, wird 
daran doch zunächst wenig ändern. Die Jubiläums-Ausstellung der Staatl. Graphischen 
Sammlung hatte gerade in dieser Hinsicht, als Versuch einer „Selbstdarstellung”, 
ihren Reiz und ihre belehrende Wirkung. Eigenart und Qualität der Bestände wurden 
in einer übersichtlichen Auswahl lebendig; die Vielfalt des so Vereinigten bot den 
ganzen Zauber des graphischen Mediums in einem Bild seiner historisch gewordenen 
Ausdrucksmöglichkeiten dar. Wenn über das 19. Jahrhundert hinaus noch das zeit- 
genössische Schaffen einbezogen war, so hatte man doch sehr glücklich der Zeichen- 
kunst des 15. bis 18. Jahrhunderts die beherrschende Stellung eingeräumt und der 
Druckgraphik insgesamt eher die zweite Stimme überlassen. Es entsprach dies dem 
Rahmen der Jubiläums-Publikation, die auf diese Weise den größeren Teil der Aus- 
stellung als wissenschaftlicher Katalog begleitete und zugleich eben diesen Teil des 
Bestandes „porträtmäßig” festhält. 

Die Mannheimer Sammlung, die sich in beträchtlichem Umfang sicher rekonstru- 
ieren läßt, barg vor allem großartige Zeugnisse der italienischen Zeichenkunst des 15. 
bis 18. Jahrhunderts. Wie lückenhaft dieser Bestand in stilgeschichtlicher und mono- 
graphischer Hinsicht sein mag, er bietet doch (bes. im 16. Jahrhundert) in Blättern 
von hohem Rang vollkommene Eindrücke von der Wesensart einzelner Meister und 
Schulen. Es sei hier nur die Dokumentation des venezianischen Cinquecento genannt, 
wie sie durch je ein mächtiges Blatt des Tizian (Farbtaf. I), des Tintoretto (44) und 
des „italienischen“ Greco (45: aus der Zeichnungs-Sammlung des Vasari und von 
ihm beschriftet!) gegeben ist. - Die erklärte Vorliebe, die Carl Theodor für das 
holländische 17. Jahrhundert hegte, kommt nicht so sehr in der Vielfalt und histori- 
schen Repräsentanz der vertretenen Namen, sondern mehr in der Bedeutung ein- 
zelner geschlossener Konvolute zum Ausdruck. Der reiche Bestand an Rembrandt- 
Zeichnungen, der viele Arbeiten von fragloser Echtheit und Qualität enthält, ist mit- 
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samt den umstrittenen Blättern erst kürzlich ausgestellt und bei dieser Gelegenheit 
von W. Wegner sorgfältig katalogisiert worden (Rembrandt-Zeichnungen. 1957). 
Eine Gruppe von Entwürfen Ferd. Bols (85) gliedert sich an, und endlich mögen die 
Illustrationsfolgen des Leonh. Bramer zum Lazarillo de Torm&s und den Suehos des 
Quevedo (90) erwähnt sein. Die flämische Zeichnung tritt daneben (wie auch die 
französische: s. 86, 89, 92) sehr zurück, doch dürfen als bedeutsame Zeugnisse des 
früheren 16. Jahrhunderts die Teppich-Entwürfe von Bernard van Orley (40 - 42) 
nicht ungenannt bleiben. 

Die Möglichkeit des 19. und beginnenden 20. Jahrhunderts, mit ständig umfassen- 
der werdendem historischem Blick zu sammeln, ist in München nur in begrenztem 
Maße genutzt worden. Immerhin aber kam Einzelnes, höchst Qualitätvolles, ergän- 
zend und erweiternd zum Vorhandenen. So gewann man mit dem frühen Bildniskopf 
(l) und der Antonio Federighi zugewiesenen Zeichnung der drei Grazien (12: nach 
der antiken Gruppe in Siena) zum italienischen Bestand zwei außerordentlich schöne 
Repräsentationen des sienesischen Quattrocento hinzu. Daneben konnten die weni- 
gen Arbeiten aus der altdeutschen Schule, die die Mannheimer Sammlung enthielt 
(so Schongauer: 5; Holbein d. J.: Farbtaf. II) um herrliche Blätter aus dem 15. Jahr- 
hundert (2-4), von Dürer (21 - 23), Baldung (28), Cranach (30), Altdorfer (29) und 
Huber (32 - 35) vermehrt werden. 

Dem alten Bestand von Arbeiten Cosmas Damian Asams (98, p. 10) fügte sich 
aufs glücklichste die Sammlung Halm-Maffei bei, die zu Ende des 19. Jahrhunderts 
an das Kabinett kam und neben wichtigen Dokumenten des Münchner Kunstbetrie- 
bes um 1600 (71) erstrangige Beispiele der süddeutschen Zeichenkunst des 18. Jahr- 
hunderts enthielt. Ignaz Günthers Entwurf für die Schutzengel-Gruppe des Münchner 
Bürgersaales (Farbtaf. VI) entstammt diesem Zuwachs. Die Erwerbungen der aller- 
letzten Zeit haben gerade diesen Teil des Besitzes um eine Anzahl qualitätvoller 
Blätter bereichern können. Wir nennen nur einen zart aquarellierten Alternativ-Ent- 
wurf Joh. Georg Bergmüllers für eine Fassadenmalerei (94) und eine in mächtigem 
Format gehaltene, aufs feinsie ausgeführte Stich-Vorzeichnung Joh. Wolfg. Baumgart- 
ners (99) und bilden dazu eine Arbeit ab, die auf der Ausstellung zu sehen war, 
jedoch nicht in die Publikation einbezogen worden ist (Abb. 1). Die zu etwa zwei 
Dritteln erhaltene, braun und grau lavierte Federzeichnung, die aus dem Nachlaß 
Adolf Feulners erworben werden konnte, ist ein Entwurf für die Decke des „Orban- 
Saales“ im ehem. Jesuiten-Kolleg zu Ingolstadt. (Vgl. dazu P. Halm, in: Die BASF 6, 
1956, p. 189 ff.; ebd. p. 190 eine Abb., die die unsrige ergänzt). Der gewiß nicht erst- 
rangige, aber doch phantasievoll und bewegt sich äußernde Maler, der diese Arbeit 
in den dreißiger Jahren des 18. Jahrhunderts geschaffen haben muß, wird durch einen 
Hinweis Gerhard Woeckels mit ziemlicher Sicherheit namhaft gemacht. Man vermag 
in der Zeichnung die gleiche Hand zu erkennen, die 1732/34 die Fresken in der 
Pfarrkirche zu Hilpoltstein entwarf und großenteils auch ausführte (Die Kunstdenk- 
mäler von Bayern, Mittelfranken III. München 1929, p. 157, 160 £.). Martin Puchner, 
Maler in Ingolstadt, tritt dort mit seiner Signatur hervor. 
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Ein kurzer Hinweis auf die gezeigten Aquarelle und Zeichnungen des 19. und 20. 
Jahrhunderts mag sich anschließen. Einzelne Schwerpunkte (so Rottmann, Feuerbach, 
Marees) waren hervorgehoben, daneben eine so wichtige neue Erwerbung wie das 
Feldskizzenbuch Franz Marcs. Man ist bestrebt, das 19. Jahrhundert, das bisher etwas 
einseitig aus münchnerischem Gesichtswinkel heraus gesammelt wurde, weiter auszu- 
bauen; Arbeiten von Runge, Friedrich und Blechen legten innerhalb der Ausstellung 
davon Zeugnis ab. Die Druckgraphik, die die Zeichnungsbestände begleitete, machte 
insgesamt das Bestreben des Kabinetts deutlich, hier bis in die Gegenwart hinein 
historisch umfassend zu sammeln. Dabei fallen die Kriegsverluste ins Gewicht, die 
einzelne Abteilungen hart betroffen haben. Die Bestände der italienischen, französi- 
schen und englischen Schule erlitten starke Einbußen, so daß manches Blatt der Aus- 
stellung als Dokumentation eines Neubeginns zu werten war. 

Ein gedruckter Katalog der Zeichnungen der Graphischen Sammlung existiert bis- 
her nicht. H. Pallmann hatte seiner oben zitierten Schrift ein summarisches Verzeich- 
nis der vertretenen Schulen und Künstler beigegeben; eine kaum mehr erreichbare 
Publikation von Wilh. Schmidt (Handzeichnungen alter Meister im Kgl. Kupferstich- 
kabinett zu München. München 1884) ist zwangsläufig nicht allein in ihrer Auswahl, 
sondern vor allem auch im Katalog überaltert. So füllt die neue Veröffentlichung eine 
empfindliche Lücke, und wenn sie ebenfalls nur eine Auswahl geben kann, sobringt der 
Charakter der Sammlung es doch mit sich, daß in der Hundertzahl ein repräsentatives 
Bild der Bestände darzubieten ist; auch hat man im Text konsequent darauf gesehen, 
durch Verweis auf das nicht Einbezogene aufmerksam zu machen. Der Katalog, in 
dessen Bearbeitung die drei wissenschaftlichen Betreuer des Kabinetts sich geteilt 
haben, gibt zu jedem Blatt den wissenschaftlichen Apparat und bringt zum Referat 
des Forschungsbestandes häufig weiterführende Auseinandersetzungen (s. etwa 8: 
Mantegna), bei mehreren Neuerwerbungen (s. 66, 91, 99) die Erstveröffentlichung. 
Sämtliche ausgewählten Arbeiten sind abgebildet, man hat ein großes, aber doch 
handliches Buchformat gewählt, so daß die Reproduktionen z.T. im natürlichen Maß- 
stab und nie in einer allzu starken Verkleinerung erscheinen. Zugleich ist - stellt 
man die leider immer verändernde Wirkung des Kunstdruckpapiers in Rechnung - 
auf eine möglichst treue Abbildung des Strich-Charakters geachtet worden, wie etwa 
im Gegenüber zweier Dürer-Blätter (22, 23) deutlich werden kann. Eine schöne Vor- 
nehmheit und klare Modernität des Satzspiegels entspricht dieser Qualität des Bild- 
teiles. Karl Arndt 


ZUR REKONSTRUKTION DES „JUNGFRAUENFENSTERS“ IM OSTCHOR DES 
NAUMBURGER DOMS 
Eine Berichtigung meines Rekonstruktionsvorschlages für das Naumburger Jung- 
frauenfenster in: „Glasmalerei des frühen 14. Jahrhunderts in Ost-Mitteldeutschland“, 


Köln, 1958, S. 9- 14, konnte leider während der Drucklegung des Buches keine Be- 
rücksichtigung mehr finden: 
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In dem Fenster mit 3 Bahnen und 8 Zeilen sind von 24 Scheiben noch 15 mit den 
alten Darstellungen, Einzelfiguren in Medaillons vor durchlaufendem Teppichgrund 
erhalten. Von den ursprünglichen Darstellungen der fehlenden, bzw. im vorigen 
Jahrhundert falsch ergänzten 9 Scheiben, ließen sich 2 durch Vervollständigung der 
Reihen mit den Jungfrauen ermitteln. Für die übrigen 7 Felder konnten nach ikono- 
graphischer und historischer Begründung (vgl. S. I1£., 16f. m. Anm. 10 u. 19) fünf 
verschollene, durch eine Handschrift des 18. Jahrhunderts überlieferte, damals die 
Lücken in einem Fenster mit der Legende des Hl. Paulus schließende Felder mit 
Szenen aus dem Leben Christi in Anspruch genommen werden. Für die letzten bei- 
den zu ermittelnden Darstellungen glaubte ich fälschlich einen Propheten und einen 
Vorfahren Christi als Entsprechung zu „Jesaias“ und „David“ ergänzen zu können. 
Durch ihre Haltung verleitet (sie sind im Gegensatz zu den übrigen frontal dargestell- 
ten Figuren der Mittelbahn seitlich, vermeintlich zu einer Mitte hin, gewendet) ver- 
setzte ich beide Scheiben in die unteren Felder der linken Maßwerkbahn. 


Bei dieser Anordnung (vgl. d. Schema, $.13f.) blieb unbeachtet, daß an den Fel- 
dern mit Jesaias und David am linken Feldrand eine Borte und weiße Randstreifen 
vorhanden sein müßten, die nur außen am Fenstergewände umlaufen, während in 
der Mittelbahn die Felder ohne Borte und Randgläser an die Maßwerkpfosten gren- 
zen. Für eine nachträgliche Anbringung der fraglichen Scheiben in der Mitte 
konnte die Borte nicht einfach abgeschnitten werden. Der nötige Ausgleich des For- 
mates — die mittlere Lanzette ist nicht schmaler als die äußeren - wäre nur durch 
umständliches Verbreitern des Teppichgrundes zu erreichen gewesen. (Veränderun- 
gen dieser Art sind mir nicht aufgefallen.) 

Demnach sind „Jesaias” und „David“ an der überlieferten Stelle zu belassen. Die 
seitliche Wendung gilt den klugen und törichten Jungfrauen, auf die sich ihre Spruch- 
bänder mit den Anfängen: „prudentem..“ und ‚stultus..“ beziehen (vgl. S. 156 £.). 


Nun wird jedoch eine andere Verteilung der Szenen aus dem Leben Christi not- 
wendig: Man muß annehmen, daß zwei weitere Darstellungen schon zur Zeit der Be- 
schreibung in der Handschrift des 18. Jh. gefehlt haben, wahrscheinlich eine „Geburt 
Christi” und eine Passionsszene, z.B. der „Einzug in Jerusalem“ oder die „Gefangen- 


nahme“. 3 

Die Rekonstruktion wäre dann wie folgt zu verändern: 
Zeile8 Ecclesia . Christus Synagoge 
Zeile7 Kluge Jungfrau Misericordia Törichte Jungfrau 
Zeile6 Kluge Jungfrau Jesaias Törichte Jungfrau 
Zeile5 Kluge Jungfrau David Törichte Jungfrau 
Zeile 4 Kluge Jungfrau Justitia Törichte Jungfrau 
Zeile 3 Kluge Jungfrau Frauen am Grabe Christi Törichte Jungfrau 
Zeile2 Einzug in Jerusalem Kreuzigung Auferstehung 
Zeile l Geburt Anbetung der Könige Taufe Christi 


Dietrich Rentsch 
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REZENSIONEN 


Cataloghi di Raccolte d’Arte. 1. II Museo Correr di Venezia. Dipinti dal XIV al XVI 
Secolo, a cura di Giovanni Mariacher. Fondazione Giorgio Cini. Venezia, Editore 
Neri Pozza, 1957. 288 S. m. zahlr. Abb. 


Nachdem die Wiederherstellungsarbeiten auf der Isola $. Giorgio in Venedig be- 
endet sind und die Einrichtung des kunsthistorischen Instituts durch Übernahme der 
Photothek Giuseppe Fiocco und der Bibliothek Raimund van Marle einen großen 
Schritt vorwärts getan hat, beginnt die Fondazione Giorgio Cini ihre Tätigkeit auch 
auf dem Gebiet der kunstwissenschaftlichen Publikation. Außer einem halbjährlich 
erscheinenden Jahrbuch mit längeren Abhandlungen, von dem der erste Band Ende 
1957 erschien, und der für später in Aussicht genommenen Inventarisation der Kunst- 
denkmäler Venedigs und seiner Provinz in der Art des Dehio’schen Handbuchs der 
Deutschen Kunstdenkmäler ist es die Neukatalogisierung der nichtstaatlichen Museen 
Venedigs und der Provinz, die besonderes Interesse verdient. Außer dem Nachlaß 
Canova’s in Possagno wurden die beiden ersten Bände der Gemälde des Museo 
Correr in Venedig und des Museo Civico in Padua, wie alle kunsthistorischen 
Veröffentlichungen des Instituts, vom Verlag Neri Pozza besorgt. 


Die Gemälde des Museo Correr in Venedig sollen in drei Bänden veröffentlicht 
werden; während die größtenteils in die CA Rezzonico verbrachten Bestände des 17. 
und 18. Jahrhunderts sowie die nichtitalienischen Werke und die nebensächlicheren 
Bilder des Depots, die Kopien und Fälschungen in zwei weiteren Bänden erfaßt wer- 
den sollen, umfaßt der von Giovanni Mariacher redigierte 1957 erschienene erste 
Band die in der historischen Abteilung gezeigten sowie die in der im Oberstock ihrer 
Vollendung entgegengehenden Quadreria zur Aufstellung gelangenden Gemälde des 
14. bis 16. Jahrhunderts. Nach der Einleitung, die einen Überblick über die Ge- 
schichte der Sammlung gibt, werden die Gemälde in der alphabetischen Reihenfolge 
ihrer Autoren aufgeführt. Bei jeder Künstlerpersönlichkeit sind deren Entwicklung 
und die bekannten Daten der Lebensgeschichte in einer willkommenen Kurzbio- 
graphie angegeben. Jedes Bild ist reproduziert, die Angaben umfassen Inventarnummer, 
Material und Maße, Erhaltungszustand, Provenienz und Beschreibung; im weiteren 
sind sowohl die in der Literatur verzeichneten als auch die mündlich geäußerten 
Meinungen der Fachleute registriert; am Ende jeder Nummer befinden sich die An- 
gaben, wo das betreffende Werk jemals ausgestellt war, wo und unter welcher Num- 
mer es photographiert und wo es in der Literatur erwähnt ist. Am Ende des sehr 
sauber gedruckten Kataloges befinden sich ausführliche Verzeichnisse der erwähnten 
Bibliographie, der Kataloge und Publikationen des Museums, ein Verzeichnis der 
Bilder nach der Nummernfolge, ein ikonographisches Verzeichnis, sowie ein kombi- 
niertes Künstler- und Ortsverzeichnis - das Musterbeispiel einer Katalogbearbeitung, 
die allen Anforderungen der Wissenschaft genügt. 


Die nach dem Krieg erfolgte Reinigung und Instandsetzung der Bilder erlaubte eine 
Überprüfung der Bestände des besonders wegen seines Reichtums an Kleinmeistern 
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Abb.1 Martin Puchner zugeschr.: Entwurf für die Decke des Orban-Saales, 
Ingolstadt. Lavierte Federzeichnung. München, Staatl. Graphische Sammlung 
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wichtigen Museums. Obwohl die Zuschreibungen mit großer Zurückhaltung vorgenom- 
men wurden, erscheinen einige Bemerkungen angebracht. 


Die Bestände des Trecento erscheinen naturgemäß in beschränkter Zahl, sind je- 
doch zum Teil von großer Bedeutung. Die sechs stehenden Heiligen von Paolo Vene- 
ziano (Nr. 1480), Teile eines Polyptychons aus Grisolera, aus der Spätzeit des Künst- 
lers, sind wohl mit Beteiligung der Werkstatt entstanden, wofür auch die Über- 
nahme einzelner Figuren aus anderen Altären des Meisters spricht. Das Fragment 
eines Johannes (Nr. 584) ist ein wohl nur vom Meister beeinflußtes Bild ähnlich dem 
kürzlich von Berenson (Italian Pictures of the Renaissance: Venetian School, London 
1957, Taf. 11) abgebildeten Werke. Die Schlüsselübergabe an Petrus des Lorenzo 
Veneziano (Nr. 1) wurde von Berenson (a. a. ©. Tf. 17) mit den übrigen Teilen im 
Berliner Museum in seiner ursprünglichen Form rekonstruiert. Die Zuschreibung von 
Nr. 377, Teil eines Polyptychons, an Lorenzo oder dessen nächste Umgebung erscheint 
richtiger als die frühere Zuweisung an Giovanni da Bologna. Der Meinung Fioccos, 
das als Art Lorenzo’s bezeichnete Bild des Johannes (Nr. 416) der florentinischen 
Schule zuzuweisen, ist beizupflichten; es könnte sich um ein unter dem Einfluß Lo- 
renzo Monaco’s stehendes Werk des Niccolö di Pietro Gerini handeln. Die dem 
Jacobello di Bonomo versuchsweise zugeschriebenen Tafeln (Nr. 3 und 4) mit je 
zwei Heiligen erscheinen von Lorenzo Veneziano stärker beeinflußt als die gesicher- 
ten Werke des Künstlers; die unter der gleichen Bezeichnung erscheinenden Tafeln 
(Nr. 375 A und B) sind von geringerer Qualität. Der dem Guariento zugeschriebene 
Erzengel Michael (Nr. 1890) stammt wegen der größeren Eleganz der Zeichnung 
vielleicht doch von einem venezianischen Schüler des Meisters. Die fragmentarisch 
erhaltenen Tugenden, Reste einer Freskodekoration eines Privathauses (Nr. 1918/19), 
sind vielleicht eher veronesischen als venezianischen Ursprungs; das reiche Deko- 
rationssystem, die ungezwungene Haltung und die Typik der Figuren sprechen für 
die Autorschaft eines Meisters aus diesem höfischen Kunstkreis. 


Am reichhaltigsten ist das Quattrocento vertreten. Am Beginn steht die si- 
gnierte Madonna des Jacobello del Fiore (Nr. 7); eine etwas reifere, ebenfalls si- 
gnierte Fassung befindet sich in einer Mailänder Privatsammlung. Aus dem Kreis des 
Antonio Vivarini scheint die schöne Madonna Nr. 2193 zu stammen; unverkennbar 
von Fra Filippo Lippi beeinflußt, spricht die Härte der Behandlung des Körperlichen 
und das Graphische der Gewandbehandlung gegen die Entstehung in Venedig und 
für einen Meister der Schule von Murano; der Gedanke ist nicht von der Hand zu 
weisen, daß es sich bei diesem bedeutenden Werk um eine frühe Arbeit Bartolommeo 
Vivarini’s handelt, unter der Anleitung und in der Werkstatt seines Bruders Antonio, 
primitiver im Typus als die charakteristische, gegen 1470 entstandene Madonna 
Bartolommeo’s. Die vom Künstler signierte Madonna in Halbfigur (Nr. 26) 
ist unter dem Einfluß Mantegna’s zwischen 1460 und 1470 entstanden. Die mit 
allzu großer Vorsicht nur als Art des Bartolommeo im Katalog bezeichnete Madonna 
(Nr. 936) ist der Leuchtkraft der Farbe in Verbindung mit der Härte der Zeichnung 
wegen doch ein reifes und sicheres Werk des Meisters; die andere Fassung der Kom- 
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position in der CA d’Oro, in der Qualität etwas geringer, ist in der Werkstatt, viel- 
leicht von Jacopo da Valenza ausgeführt; die Komposition wird auch von Alvise mit 
Veränderungen wiederholt, einmal in der Londoner Nationalgalerie (Nr. 1872), das 
andere Mal in zwei Fassungen in der Sammlung des Conte Prinetti in Mailand und 
ehemals im Depot der Berliner Museen (1937 unter Nr. 77 versteigert). Von dem 
obenerwähnten Jacopo da Valenza besitzt das Museum drei weitere Madonnendar- 
stellungen: Nr. 31, Maria, aus dem Jahre 1488, Nr. 1473, das der Maler noch zweimal 
(Padua, Museum Nr. 2295 und Berlin Nr. 1403) wiederholt hat und die auf ein be- 
rühmtes modello der Vivarini-Werkstatt zurückgeht, sowie Nr. 1474, Kopie eines 
Originals Giovanni Bellini’s, von dem Künstler noch einige Male im CA d’Oro, in 
S. Maria della Salute und im Museum in Rovigo wiederholt. Auch Leonardo Boldrini 
ist dem Kreis Bartolommeo Vivarini’s zuzurechnen; in den beiden Tafeln mit der 
Nativitä und der Darbringung im Tempel (Nr. 61/62), wohl Reste eines größeren 
Altarganzen, erscheint der Künstler besonders in der Kompositionsweise auch von 
Lazzaro Bastiani beeinflußt. Die Zuschreibung des vivarinesken Triptychons (Nr. 25) 
an Boldrini erscheint mir dagegen nicht gesichert; die Madonna wiederholt Bartolom- 
meo Vivarini’s Bilderfindung von 1465 in Neapel; die Behandlung der Fleisch- 
partien erscheint gestraffter als bei Boldrini; aber auch die ältere Zuschreibung an 
Quirizio ist unhaltbar, da die Werke des Letzteren weniger Körperlichkeit besitzen; 
Schule des Bartolommeo Vivarini erscheint wohl als die zutreffendste Bezeichnung. 
Der hl. Antonius von Alvise Vivarini (Nr. 22), eine intime Version des gleichen Hei- 
ligen aus dem Triptychon in Neapel, ist sicher eigenhändig und von Creighton Gil- 
bert zu Unrecht (in der Festschrift für Lionello Venturi) angezweifelt worden. Die 
Beurteilung der dem gleichen Meister zugeschriebenen Madonna in Trono (Nr. 1430) 
ist wegen ihres schlechten Erhaltungszustandes sehr erschwert; jedenfalls ist sie Al- 
vise's Pala in Barletta aus dem Jahre 1483 sehr verwandt. Die Halbfigur der hl. Ju- 
stina (Nr. 40), ein frühes Werk des Bartolommeo Montagna, ist von Giovanni Bellini’s 
hl. Magdalena auf der verbrannten Pala in SS. Giovanni e Paolo abhängig. 


Das Profilbildnis des Dogen Giovanni Mocenigo von Gentile Bellini (Nr. 16) hat 
durch die Wiederherstellung die Schärfe und Ausdruckskraft wiedergewonnen, die für 
die Bildnisse des Meisters charakteristisch sind. Entstanden wohl im Krönungsjahr 
des Dogen unterscheidet es sich in seiner Scheibenhaftigkeit deutlich von dem mit 
Recht Lazzaro Bastiani zugeschriebenen Portrait des Dogen Francesco Foscari (Nr. 14); 
allerdings ist es unerfindlich, warum es sich bei letzterem um ein posthumes Bildnis 
des 1475 verstorbenen Dogen handeln soll; Lazzaro Bastiani ist nicht nur älter als 
Gentile und Giovanni Bellini, sondern auch schon früher viel bekannter gewesen, 
wie aus zeitgenössischen Quellen hervorgeht. Er war kein sehr origineller Künstler, 
jedoch Inhaber einer eigenen Werkstatt, der sicher eine ganze Reihe von Gesellen 
beschäftigte und der die Befähigung hatte, im Stile anderer Künstlerpersönlichkeiten 
zu produzieren; ganz besonders diese letztere Eigenschaft erschwert die Beurteilung 
vieler Bilder des venezianischen Quattrocento; der Reichtum des Museo Correr an 
Bildern dieses Künstlers und seiner Werkstatt ist deshalb für die Beurteilung seiner 
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Persönlichkeit äußerst wertvoll. Auf der signierten Verkündigung (Nr. 33) findet sich 
das für den Meister typische Requisit der Palme in der Landschaft. Das Motiv der 
das Kind anbetenden Madonna (Nr. 77) geht auf eine Bilderfindung Giovanni Bellini’s 
zurück. Die die Madonna krönenden Engel sind ein ebenfalls oft wiederkehrendes 
Requisit Lazzaro Bastiani's. Außer dem oberwähnten Bildnis des Dogen Foscari ist 
das kleine Triptychon (Nr. 355) besonders stark von Bartolommeo Vivarini beeinflußt; 
unglücklich wirken allerdings die vielleicht später hinzugefügten Flügelbilder mit der 
ganzfigurigen Verkündigung neben der halbfigurigen Madonna in der Mitte; die Maria 
der Verkündigung auf dem rechten Flügel ist zum großen Teil von Schülern ausge- 
führt. Die von Engeln gekrönte, dem Kinde die Brust reichende Madonna (Nr. 352) 
wird im Gegensinn von Lorenzo Lotto in seiner im gleichen Museum befindlichen 
Madonna (Nr. 513) verwendet. Das Bildnis eines jungen Mannes (Nr. 21, der vene- 
zianischen Schule zugeschrieben) ist nach der Reinigung besser zu beurteilen; sicher 
ist es von der gleichen Hand wie das männliche Bildnis im Museum in Vicenza (Nr. 
465), wie im Katalog richtig vermerkt wurde; beide Bilder sind gleich schlecht er- 
halten; sie stehen beide unter dem Einfluß der durch Alvise Vivarini und Giovanni 
Bellini vermittelten Portraitkunst des Antonello da Messina; sie gehören zu einer 
Gruppe bellinesker Bildnisse, die sich durch fahleres Inkarnat und stumpferen Ge- 
sichtsausdruck von den Arbeiten Alvise Vivarini's und Giovanni Bellini’s unterschei- 
den; die genannten Eigenschaften sind für Lazzaro Bastiani’s Stil und Arbeiten am 
Ende des Jahrhunderts charakteristisch. Die Madonna (Nr. 372) scheint ein spätes, 
aber doch eigenhändiges Werk Lazzaro Bastiani's unter dem Einfluß der Werke des 
Alvise Vivarini zu sein; die Behandlung des Kinderkörpers ist im Prinzip die gleiche 
wie auf dem gesicherten Triptychon in Münchner Besitz (abg.: Venturi, Storia 
dell’Arte Italiana, 7, 3, p. 391); auch die Kopie im Museum in Verona (Nr. 109) 
mit der apokryphen Signatur spricht für seine Autorschaft. Die aus zwei Teilen be- 
stehende Tafel Nr. 771 ist wohl von Lazzaro Bastiani selbst, aber erst gegen 1500 ge- 
malt; diesmal wieder von Gentile Bellini und Mansueti inspiriert, jedoch steifer in 
der Bewegung und stumpfer im Ausdruck. Die beiden Heiligen Martin von Tours 
und Hieronymus (Nr. 353/4) sind in der Werkstatt Lazzaro Bastiani’s entstanden, 
gleichzeitig mit dem Altar der hl. Veneranda in der Akademie (Nr. 822) um 1480; 
nicht nur, weil die drei Tafeln aus dem gleichen Kloster stammen, sondern weil auch 
die beiden weiblichen Heiligenbüsten zu Füssen des hl. Hieronymus eine große Ver- 
wandtschaft mit den weiblichen Heiligen auf dem Altar der hl. Veneranda aufweisen, 
ist die Entstehung in der Werkstatt des Lazzaro Bastiani wahrscheinlich; Donato 
Bragadin, an den Fiocco als Autor denkt, lehnt sich stärker an Antonio Vivarini an. 
Die übrigen der Werkstatt Bastiani's zugeschriebenen Arbeiten sind von verschiede- 
nen Gehilfen ausgeführt: die beiden Orgelflügel (Nr. 1104/5) sind von anderer Hand 
als die zugehörigen Tafeln in $. Alvise, die ebenfalls in der Werkstatt, aber von 
verschiedenen Gehilfen ausgeführt wurden; die Wandverkleidung (Nr. 380) stammt 
vielleicht von der Hand eines aus Verona stammenden Gehilfen des Bastiani, keines- 
falls aber von Giulio Campagnola, dessen Figuren nie eine so gelöste Haltung auf- 
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weisen. Aus dem Kreise des Gentile Bellini stammt ferner die 1499 datierte und 
signierte Beschneidung des Marco Marziale (Nr. 1893); es ist wohl eine getreue Kopie 
der verschollenen Komposition Gentile Bellini’s. Der von Sebastiano Zuccato signierte 
hl. Sebastian (Nr. 30) erweist diesen ersten Lehrer Tizian’s als einen Schüler des 
Gentile Bellini; das Scheibenhafte des Stifterbildnisses ist auf letzteren zurückzu- 
führen. 


Die Kreuzigungspredella (Nr. 29) erscheint mit gutem Recht unter dem Autor- 
namen Jacopo Bellini; die Figuren mit ihren langen Beinen und Unterkörpern sind 
charakteristisch für den Meister und finden sich ebenso in den Skizzenbüchern. Ent- 
standen um oder kurz nach 1450, erscheint es unmöglich, die Mitarbeit Giovanni 
Bellini’s zu erkennen; die Malweise ist soviel feiner als die der nach 1457 entstandenen 
Transfiguration (Nr. 27), als daß an Giovanni Bellini gedacht werden könnte. Von 
letzterem ist es vor allem die kleine Kreuzigung (Nr. 28), die durch die sorgfältige 
Reinigung den Reichtum der ursprünglichen Komposition wiedergewonnen hat: nicht 
nur in der Landschaft kamen allerlei Details wieder zum Vorschein, vor allem ist 
es der Himmel, der durch das Auftauchen der mantegnesken geflügelten Engelsköpf- 
chen eine Belebung erfuhr. Das früher als Bildnis des Pico della Mirandola bezeich- 
nete Knabenbildnis (Nr. 10, als Art des Giovanni Bellini bezeichnet) hat sich durch 
die Reinigung in einen jugendlichen Heiligen oder Märtyrer verwandelt, der auf 
Grund der Initialen S. F. als hl. Fortunatus bezeichnet wird; das Bild ist nicht so hart 
und bestimmt von einer anderen Hand als das Jünglingsporträt der Londoner Natio- 
nalgalerie (Nr. 2509), das jetzt versuchsweise, aber zu Unrecht, Jacometto Veneziano 
zugeschrieben wird. Die Struktur und die Oberflächenbehandlung des Gesichtes las- 
sen vermuten, daß das leider schlecht erhaltene Bild in Venedig eine Arbeit des 
ganz jugendlichen Lorenzo Lotto sein könnte. Die Predellentafel Nr. 71 gehörte zu 
einem Triptychon in $. Giovanni Battista alla Giudecca, das von Boschini und an- 
deren als Werk des Giovanni Bellini bezeichnet wird; aus diesem Grunde wird es 
im Katalog der Werkstatt Giovanni Bellini's zugeschrieben. Die Zartheit der Farb- 
gebung, die lockere Verteilung der Figuren im Raum, die Behandlung der Gewand- 
falten und die Gestaltung der Landschaft verbinden diese Tafel mit den beiden Pa- 
risdarstellungen der Sammlung des Conte Gerli (Kat. Giorgione Ausst. Nr. 1/2) und 
des leider so schlecht erhaltenen Romulus und Remus-Bildes in Frankfurt; eine ge- 
wisse Steifheit ist allen Figuren dieser Bilder eigen und spricht für die Annahme, 
daß es sich hier um Frühwerke des Giulio Campagnola handelt. Die sehr schlechte 
Erhaltung des bellinesken Knabenbildnisses (Nr. 13) macht leider eine Aussage über 
dessen Autorschaft unmöglich; der Typus erinnert an gewisse Frühwerke des Vittore 
Belliniano, dessen Portraitminiatur in Chantilly zum Vergleich heranzuziehen wäre. 


Von Marco Basaiti war bisher im Museo Correr nur die kurz nach 1500 entstan- 
dene Madonna mit Stifter (Nr. 34) bekannt. Durch die Reinigung des fast miniatur- 
haft kleinen Bildnisses (Nr. 17) war es möglich, den gleichen Künstler als dessen 
Autor zu erkennen; es ist etwas früher entstanden als das vorige Bild und ist die 
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Vorstufe zu dem bekannten Bildnis in der Londoner Nationalgalerie (Nr. 2498). Der 
dem Meister zugeschriebene hl. Hieronymus in Landschaft (Nr. 36) ist keinesfalls 
ein Werk des Basaiti; das schwere Inkarnat des Heiligen und die kräftige Farbgebung 
des ganzen Bildes lassen an Buonconsiglio als Autor denken; der im CA d’Oro be- 
findliche Markuslöwe ist dem hl. Hieronymus sehr verwandt. Bei der Reinigung der 
Pieta (Nr. 357) wurde die apokryphe Signatur Marco Basaiti’s, auf Grund deren das 
Bild dem Meister immer zugeschrieben wurde, entfernt; das Bild wird mit Recht als 
Arbeit des Benedetto Diana bezeichnet. 


Die unter dem Sammelbegriff Bissolo's verzeichneten Gemälde sind durchweg 
nicht von dessen Hand. Die Santa Conversazione (Nr. 18) hat mit Bissolo nicht das 
Geringste zu tun: der leichten und lockeren Pinselführung war Bissolo nie fähig; 
die grauen Farbtöne lassen an einen Maler der Terra Ferma aus der Gegend von 
Brescia denken; an der Verteilung von Licht und Schatten und der Behandlung der 
Nasenpartie ist die Persönlichkeit des Malers zu erkennen, der vorläufig noch ano- 
nym bleiben muß, von dessen Hand mir jedoch noch einige weitere Werke bekannt 
sind. Das Bild in Venedig ist wohl schon gegen 1530 entstanden, als das späteste der 
ganzen Gruppe. Etwas früher ist eine kleine Santa Conversazione im Museum in 
Padua (Inv. Nr. 27) zu datieren; sie stellt die Madonna mit Kind zwischen einem 
hl. Bischof, der ein Kirchenmodell trägt, und dem hl. Hieronymus dar; in Padua wird 
das Bild - mit welcher Begründung ist mir unbekannt - als in der Art des Simone 
da Pesaro bezeichnet. Ein noch früheres Werk desselben Malers scheint das mir nur 
in der Abbildung bekannte Bild zu sein, das Berenson (Venetian School, Tf. 576) ab- 
bildet und Girolamo da Santa Croce zuschreibt. Möglicherweise von der gleichen 
Hand - die Nasenbildung ist die gleiche, die Malweise jedoch geschlossener, also 
früher - sind die hl. Familie mit Sitfterpaar und dem jugendlichen Johannes in der 
Sammlung Johnson und die in der Landschaft sitzende Madonna mit Kind und vier 
anbetenden Heiligen in der Pinakothek des Kapitols in Rom (beide abg.: Berenson, 
Lorenzo Lotto, Tf. 379/380); bei diesen zuletzt zitierten Bildern würde es sich um 
frühe, teilweise noch von Giorgione beeinflußte Bilder dieses unkonventionell kom- 
ponierenden Meisters handeln. - Die Madonna mit Kind und dem hl. Petrus Mar- 
tyr (Nr. 49) hat schon Gronau wegen des starken lionardesken Einflusses zusammen 
mit der Santa Conversazione in Modena (Nr. 377) und dem Triptychon in der Brera 
(Nr. 158) mit Recht aus dem Oeuvre Bissolo’s ausgeschieden; ich möchte dem Maler 
dieser Bilder außerdem die Verlobung der hl. Katharina zwischen dem hl. Petrus und 
Johannes d. Täuf. im Nationalmuseum in Warschau (Inv. Nr. 128830) zuweisen; als 
sich das Bild noch in der Sammlung Potocki in Krakau befand, war es ebenfalls 
Bissolo zugeschrieben (Abb. Tf. 79 in Europ. Mal. i. Poln. Slg.). - Bei der dritten, 
der Art der Bissolo zugeschriebenen Madonna (Nr. 70) handelt es sich um ein farbig 
besonders reizvolles Frühwerk des Pietro Duia, für den die trockene Malweise cha- 
rakteristisch ist. Von diesem Maler besitzt das Museum zwei weitere Arbeiten, eine 
signierte Madonna (Nr. 349), eine Kopie nach Giovanni Bellini, von der noch eine 
andere, ebenfalls signierte Fassung früher bei Böhler in München zu sehen war. Die 
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Santa Conversazione mit anbetendem Stifterpaar (Nr. 55) ist ebenfalls eine typische 
Arbeit Duia’s, vielleicht etwas feiner als seine sonst bekannten Werke. 


Die von Catena signierte Pala (Nr. 64), hinterläßt ein unbefriedigendes Gefühl; 
nicht wegen des Erhaltungszustandes - das Bild wurde beim Brand des Dogen- 
palastes schwer beschädigt - sondern wegen der Verschiedenheit der Proportionen 
der Madonnengruppe in der Mitte und der der Assistenzfiguren, die an eine Kompi- 
lation nach dem ursprünglichen Staatsbild des Giovanni Bellini für den Dogenpalast 
denken läßt: die Hauptfigur des Bildes, die Madonna, ist zu klein im Verhältnis zu 
den Assistenzfiguren oder war der Thron ursprünglich auf ein stark erhöhtes Posta- 
ment gesetzt? - Die dem Catena zugeschriebene Santa Conversazione (Nr. 56) ist 
eine charakteristische, nicht einmal ganz frühe Arbeit des Francesco Rizzo da Santa- 
croce; die Mittelgruppe ist eine Kopie nach einer Komposition Giovanni Bellini’s. 

Von Vittore Carpaccio werden außer dem bekannten Kurtisanenbild (Nr. 46) und 
der Heimsuchung aus dem Zyklus aus der Scuola degli Albanesi (Nr. 47) die Hei- 
ligen Sebastian und Petrus (Nr. 2178/79), Teile eines verschollenen Polyptychons aus 
dem Jahre 1514, gezeigt; diese Tafeln, die während des letzten Krieges durch Tausch 
aus dem Museum in Zagreb erworben wurden, präsentieren sich nach ihrer Reini- 
gung in gutem Zustand; der Einfluß der ähnlichen Darstellung Giovanni Bellini’s ist 
auch in dieser späten Periode Carpaccio’s unverkennbar. Das dem gleichen Meister 
zugeschriebene Männerportrait (Nr. 48), das abwechselnd auch Lotto, Montagna, 
Giovanni Bellini und sogar der Schule von Ferrara zugeschrieben wurde, ist wohl 
doch eine sichere, unter dem Einfluß der Portraitauffassung Alvise Vivarini’s ste- 
hende Arbeit des Filippo Mazzola; links vielleicht etwas beschnitten, ist es in der 
trockenen Malweise des Ganzen und der hölzernen Erscheinung der Fleischpartien 
ein charakteristisches Werk dieses wandlungsfähigen Eklektikers und ausgezeichne- 
ten Portraitisten. Von dem gleichen Autor stammt auch der kleine Hausaltar mit der 
das Kind anbetenden Maria und Gottvater in der Lunette (Nr. 321); die trockene 
Malweise und die nahe stilistische Verwandtschaft mit der das Kind anbetenden 
Madonna zwischen zwei weiblichen Heiligen im Museum in Neapel sprechen für 
die Autorschaft des Künstlers. - Das kleine Frauenporträt (Nr.669; Abb.4b), das Longhi 
versuchsweise dem Maccagnino zugeschrieben hat, ist jedoch keinesfalls ferraresisch; 
die Härte der Erscheinung ist eine Folge des Erhaltungszustandes: alle Lasuren sind 
weggeputzt und nur die Struktur der unteren Malschichten ist erhalten. Das Ver- 
hältnis des Kopfes zur Büste ist charakteristisch für Carpaccio und findet sich sowohl 
auf dem obenerwähnten Kurtisanenbild (Nr. 46) als auch auf den Frauenbildnissen 
der Sammlung Johnson (Nr. 164; Abb. 4a) und der Galerie Borghese (Nr. 198). Ahn- 
liche Bildnisse Carpaccio’s befanden sich im 17. Jahrhundert auch in der Sammlung 
Andrea Vendramin in Venedig (Borenius, 1923, Tf. 25 unten und 55 oben). 


Die Santa Conversazione Cima da Conegliano's (Nr. 378) scheint etwas zu spät da- 
tiert; es dürfte doch schon kurz nach 1500 entstanden sein, wie die Verwandtschaft 
mit dem großen Altar aus der Caritä in der Akademie (Nr. 36) ergibt. Von Werken 
des Pasqualino ist die versuchsweise dem Pietro da Messina zugeschriebene Ma- 
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donna (Nr. 20) beeinflußt; Pietro's Arbeiten unterscheiden sich jedoch durch eine 
stärkere Plastik und kräftigere Farbgebung; es handelt sich bei diesem Bild wohl 
um ein Frühwerk des Benedeito Diana. Bemerkenswert ist die Halbfigur des hl. 
Augustinus (Nr. 217): auf Grund der alten, in goldener Kursivschrift gemalten Signa- 
tur „Jacopo Belli/F. 14..“ wurde das Bild früher Jacopo Bellini zugeschrieben; dessen 
Autorschaft ist jedoch mit dem stilistischen und technischen Befund unvereinbar. Aus 
stilkritischen Gründen kann das Bild jedoch auch nicht von der gleichen Hand ge- 
malt sein wie die große Komposition mit dem Erlöser zwischen vier Heiligen und 
zwei Engeln, die aus dem Ufficio dei Camerlenghi stammt, sich heute in der Ca 
d’Oro befindet und von Boschini als Arbeit des Jacopo Belli erwähnt wird; eine 
nochmalige technische Prüfung der Signatur müßte ergeben, ob diese eine spätere 
Zutat ist, was ihrer technischen Beschaffenheit wegen unwahrscheinlich ist. Eher er- 
scheint es möglich, daß es sich um das einzige bekannte signierte Werk dieses Klein- 
meisters handelt und die Textstelle bei Boschini, der nicht ganz zuverlässigen Quelle 
des 17. Jahrhunderts, auf einer falschen Information beruht. 


Sehr instruktiv ist die große Reihe der Werke der veneto-byzantinischen Maler 
des 14. bis 17. Jahrhunderts, die ein anschauliches Bild der Entwicklung dieser 
Schule gibt. Vier dieser Arbeiten (Nr. 255, 1288, 641 und 2192) werden von Pal- 
lucchini und anderen für eine Frühperiode el Greco’s in Anspruch genommen; sehr 
zu Unrecht, da die frühesten erkennbaren Werke des Meisters (die beiden Polypty- 
chen in Bern und Modena, die Landschaft mit dem Berge Sinai, das Bildnis in Kopen- 
hagen und das kürzlich von Longhi veröffentlichte Abendmahl) eine ganz weiche 
und lockere Pinselführung und eine von Grau dominierte Farbskala aufweisen. Eine 
gewisse Nervosität der Pinselführung müßte sich auch in den Werken einer tra- 
ditionsgebundenen Jugendperiode geltend machen. 


Die dem Stefano da Zevio zugeschriebenen Altarfragmente (Nr. 503/4) sind wohl 
veronesisch, aber zu steif in der Haltung und zu provinziell in der Ausführung für 
den Meister; sie gehören in den Kreis des in der 1. Hälfte des 15. Jahrhunderts in 
Verona tätigen Giovanni Badile. 

Die ferraresische Schule wurde durch die systematische Reinigung der Bilder- 
bestände um ein ausgezeichnetes Bildnis bereichert: das im früheren Zustand dem 
Alvise Vivarini zugeschriebene Männerportrait (Nr .11) entpuppte sich in der Strenge 
des Profils, der Steilheit der Komposition und dem Farbzusammenklang (Schwarz vor 
tiefblauem Hintergrund) als ein dem Tura zumindest sehr nahestehendes Werk, des- 
sen feine Qualität trotz des mittelmäßigen Erhaltungszustandes sichtbar wurde. - 
Eine Crux ist immer noch das Profilportrait Nr. 53, das jetzt dem Baldassare Estense 
zugeschrieben wird. Ferraresisch ist das Bild bestimmt. Die jetzt mit Baldassare iden- 
tifizierten Werke des sog. Vicino da Ferrara sind jedoch durchwegs flacher; außerdem 
sind sie enger mit den Werken Ercole Roberti's verwandt als dieses dem Cossa nä- 
herstehende Bildnis; Cossa’s hl. Justina der Sammlung Kress und der Verkündigungs- 
engel der Sammlung Cagnola weisen die gleiche geistige Grundhaltung auf. Die 
Initialen A. F. P. am unteren Rande der Brüstung beziehen sich eher auf den Dar- 
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gestellten als den Künstler; ich bin geneigt, der Interpretation Schmarsow’s zu folgen 
und den Dargestellten mit Antonio degli Ordelaffi aus Forli (Antonius Forlivii Prin- 
ceps) zu identifizieren; dessen Todesdatum 1488 sollte kein Hinderungsgrund sein. 
Könnte es sich jedoch nicht bei der am oberen Bildrand befindlichen Inschrift IO. 
BAT. FUSSA. P. um die Künstlersignatur handeln, die noch einer Auflösung bedarf? 
- Fiocco’s Zuschreibung der Madonna Nr. 235 an Lorenzo da Lendinara ist beizu- 
pflichten, wenn man annimmt, daß es sich um eine um die Jahrhundertmitte entstan- 
dene Arbeit handelt; die stilistische Verwandtschaft mit der Madonna des Musee 
Jacquemart-Andr& (Nr. 945) ist so groß, daß beide Bilder mit gutem Recht dem Mei- 
ster zugeschrieben werden können. - Das Bildnis des Ferrante d’Avalos (Nr. 44) 
wird versuchsweise wieder der lombardischen Schule zugeschrieben, nachdem sich 
die Zuweisung an Marco Palmezzano als unhaltbar erwiesen hat. Das Bild ist wohl 
im 4. Jahrfünft des 16. Jahrhunderts kurz nach der siegreichen Schlacht bei Pavia 
entstanden; die niederländische Eichentafel als Malgrund und die typisch niederlän- 
dische Sprungbildung lassen, wie der Katalogverfasser richtig bemerkt, eher an einen 
von Lionardo beeinflußten nordischen Meister denken. 

Die im Katalog verzeichneten Werke des 16. Jahrhunderts haben meist mehr de- 
korative Bedeutung. Die signierte und datierte allegorische Frauenfigur des Giuseppe 
Rivelli (Nr. 82) ermöglicht die Zuschreibung der im Museum in Houston (Texas) 
ausgestellten Replik nach Lorenzo Lotto’s Hl. Familie mit der hl. Katharina in Ber- 
gamo (Nr. 53) an den gleichen Künstler. Fritz Heinemann 
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D. Pont: Barent Fabritius 1624 - 1673. Orbis Artium. Utrechtse Kunsthistorische Stu- 
dien II. Utrecht, Haentjens Dekker & Gumbert, 1958. 2 Taf., 183 $., 37 Abb. auf 
Taf. Gulden 20. -. 

Dietrich Rentsch: Glasrmalerei des frühen vierzehnten Jahrhunderts in Ost-Mittel- 
deutschland. Mitteldeutsche Forschungen, hrsg. v. R. Olesch, W. Schlesinger, L. E. 
Schmitt, Bd. 10. Köln, Böhlau-Verlag, 1958. XVI, 160 S., 64 Taf. m. 147 Abb. s 
Brosch. DM 24.-. 

Elisabeth Roth: Der volkreiche Kalvarienberg in Literatur und Kunst des Spätmittel- 
alters. Philologische Studien und Quellen. Berlin, Erich Schmidt, 1958. 172 S., I 
Tafel. 

Hubert Schrade: Malerei des Mittelalters. Gestalt, Bestimmung, Macht, Schicksal. I. 
Vor- und frühromanische Malerei. Köln, Du Mont Schauberg, 1958. 319 S. m. 104 
Abb. u. 16 Farbbildern. 

Mirko $eper: Der Taufstein des kroatischen Fürsten ViSeslav aus dem frühen Mittel- 
alter. Nachrichten des Deutschen Instituts für merowingisch-karolingische Kunst- 
forschung (Archiv Paulus) Heft 14 - 16, Jg. 1957/58. Selbstverlag Deutsches Institut 
für merowingisch-karolingische Kunstforschung in Erlangen. 21 $., 7 Abb. auf 
Taf. Einzelnummer DM 3.-. 

Fritz Volbach und Max Hirmer: Frühchristliche Kunst. Die Kunst der Spätantike in 
West- und Ostrom. Aufnahmen von Max Hirmer. München, Hirmer-Verlag, 1958. 
96 S. m. 31 Grundrissen, Schnitten und Rekonstruktionen. 259 $. Taf., davon 39 in 
Farben m. 40 Farbbildern. Ln. DM 65. -. 

A. B. de Vries: Rembrandt. Köln/Berlin, N. J. Hoffmann, 1957. 95 $., 24 $. Taf. Kart. 
DM 3.50. 

Bau- und Kunstdenkmäler von Westfalen. Im Auftrag des Provinzialverbandes West- 
falen hrsg. von Wilhelm Rave. Band 47: Kreis Unna. Hrsg. v. Wilhelm Rave, bearb. 
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von Hans Thümmler, geschichtliche Einleitungen von Ernst Nolte, Helmut Rich- 
tering und Hans Beck. Münster, Aschendorff’sche Verlagsbuchhandlung, 1959. VIII, 
522 S. m. zahlr. Abbildungen, Plänen, Grund- und Aufrissen. Ln. DM 44. -. 


Der ‚75 Jahre“-Almanach des Verlages Anton Schroll 1884 - 1959. Vorw. v. Friedrich 
Reisser u. Gustav Künstler. Wien, Anton Schroll & Co., 1959. 236 S. m. Abb., 60 
S. Taf., 8 S. Farbtaf. 


Jahrbuch für Antike und Christentum. Jg. 1, 1958. Hrsg. vom Franz Joseph Dölger- 
Institut an der Universität Bonn. Schriftl.: Theodor Klauser, Eduard Stommel f, 
Alfred Stuiber. Münster/Westf., Aschendorffsche Verlagsbuchhandlung, 1958. 160 S. 


m. 10 Abb. u. Karten, 8 Taf. m. Abb. Ln. DM 17.50. 


F. J. Dölgert: Beiträge zur Geschichte des Kreuzzeichens I.-Th.Klauser : Studien zur Ent- 
stehungsgeschichte der christlichen Kunst I. - E. Stommel ft: Bischofsstuhl und Hoher Thron. 
- A. v. Gerkan: Zu den Problemen des Petrusgrabes. -— L. Koep: Die Konsekrations- 
münzen Kaiser Konstantins und ihre religionspolitische Bedeutung. - A. Hermann: „Mit der 
Hand singen.” Ein Beitrag zur Erklärung der Trierer Elfenbeintafel. -— I Opelt: Die duft- 
gesalbte Taube als Lockvogel. - E. Stommel +: Zum Problem der frühchristlichen Jonasdar- 
stellungen. - A. Hermann: Ein Amulett gegen Ertrinken. - Besprechungen, Nachträge zum 
Reallexikon für Antike und Christentum, Berichte. 


Kölner Domblatt. Jahrbuch des Zentral-Dombauvereins. Im Auftrag des Vorstandes 
hrsg. v. Joseph Hoster. 14. u. 15. Folge 1958. Köln, J. P. Bachem, 1958. Schrift- 
leitung Joseph Hoster u. Herbert Rode. 246 $. m. Abb., 1 Tit.-Taf., 58 Abb. auf 
Taf., 1 Faltplan. 


J. Hoster: Das neue Tabernakel in der Marienkapelle.e - ©. Doppelfeld: Die Dom- 
grabung. X. Die Ausgrabungen am Domkloster. -— H.-U. Haedeke: Das Gerokreuz im Dom 
zu Köln und seine Nachfolge im XI. Jh. - E Zimmermann-Deissler: Das Erdgeschoß 
des Südturmes vom Kölner Dom. -— W. Weyres: Die Wiederherstellungsarbeiten am Dom in 
den Jahren 1955-57. - W. Weyres: Der Ideenwettbewerb Domumgebung Köln. - V. H. 
Elbern: Der Eucharistische Triumph. Ergänzende Studien zum Zyklus des P. P. Rubens. - 
E. Meyer-Wurmbach: „Die Neueste Renaissance in der Kunst” und „Der Ausbau des 
Domes“. Ein Beitrag zur Geschichte des Dombaues nach wieder aufgefundenen Entwürfen zu den 
Fresken E. von Steinles im Alten Wallraf-Richartz-Museum. -— E. Christern: Goethe, Sulpiz 
Boisseree und die Legende von den Heiligen Drei Königen. - Berichte. 


Künstler-Lexikon der Schweiz XX. Jahrhundert. Bearbeitet von Eduard Plüss unter 
Mitarbeit von Iris Elles. Hrsg. vom Verein zur Herausgabe des Schweizerischen 
Künstler-Lexikons. Lieferung I: 80 S., Frauenfeld, Verlag Huber & Co. A.G., 1958. 


Preis pro Lfg. DM 11.-. (Vorgesehen sind 8-10 Lieferungen; das Gesamtwerk 
dürfte 1960 abgeschlossen sein.) 


Zeichnungen zu fünf Shakespeare-Dramen von Josef Hegenbarth. Mit Erläuterungen 
und einem Nachwort von Wolfgang Balzer. Lizenzausgabe Köln-Berlin, N. J. Hoff- 
mann Verlag, 1958. 307 S. Ln. DM 24.80. 


AUSSTELLUNGSKALENDER 


AACHEN Suermondt-Museum. Mai- 
Juni 1959: Deutsche Malerei im 20. Jahrhundert. 
ALTENBURG/Thür. Staatl. Lindenau- 
Museum. Mai 1959: 40 Jahre Bauhaus. 

BERLIN Messehallen am Funkturm. 


21. 4.-24. 5. 1959: Große Berliner Kunstausstel- 
lung 1959. 
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Kupferstichkabinett Dahlem. Mai 
1959: Das erste Jahrhundert des Kupferstichs. 
Schloß Charlottenburg, Lang- 
hans-Bau. Bis 10. 5. 1959: Frühe irische 
Kunst. Meisterwerke aus dem Nationalmuseum 
Dublin. R 
Galerie Schüler. Mai 1959. Gouachen 
von Emil Schumacher. 


Rathaus Reinickendorf. Bis 10. 5. 
1959: „Deutsche Künstler sehen Europa“. Farb- 
graphik und Holzschnitte. 

Haus am Lützowplatz 9. Ab 24. 4. 
1959: „Berliner Aspekte“. Arbeiten von Aug. W. 
Dressler, Kliemann, Kügler, Heide Luft, Horst 
Strempel, Hans-Wolfg. Schulz u. a. 

Rathaus Wilmersdorf. Bis 12. 5. 1959: 
Graphik von Dirk Albu, Werner Droht, Ole 
Jensen, Hans Kossatz, Chlodwig Poth, Heinz 
Schmidt-Berg u. Ottomar Starke. 

BIELEFELD Städt. Kunsthaus. Bis 18. 5. 
1959: Arbeiten aus Spanien von Heeg - Erasmus. 
BOCHUM Bergbau-Museum. Bis 24. 5. 
1959: Gemälde, Aquarelle und Zeichnungen von 
Anthony Underhill. 
BREMEN Kunsthalle. 
Deutsche Romantik. 
Paula Becker-Modersohn-Haus. 
Bis 10. 5. 1959: Arbeiten von Kurt Lambert. - 
2.-28. 5. 1959: 4 junge italienische Künstler 
(Germano Bocchi, Silla Giubilei, Nicola Petro- 
lini, Guido Basso). 

DARMSTADT Kunsthalle. Mai 1959: Plastik 
und Werkzeichnungen von Hermann Geibel. - 
Französische Graphik. 

Landesmuseum. Bis 15. 5. 1959: „Krieg 
bleibt Krieg“. Graphik von Dix, Masereel und 
Goya. 

DORTMUND Museumam Ostwall. Mai- 
Juni 1959: Französische Plastik des 20. Jahrhun- 
derts. 

DUREN Leopold-Hoesch-Museum. 
Bis 18. 5. 1959: Zeichnungen von Paul Flora. 
DUSSELDORF Hetjens-Museum. 6. 5.- 
3. 6. 1959: Wandlungen keramischer Kunst (Aus 
Anlaß des 50jährigen Bestenens der Keramik- 
Abteilung). 

Galerie Alex Vömel. Mitte Mai-Mitte 
Juni 1959: Werke von Gerhard Marcks. 
EINDHOVEN Van Abbe Museum. Bis 19. 
5. 1959: Gemälde von Is. Israels. 


ESSEN Folkwang-Museum. 13. 5.- 14. 6. 
1959: Indische Kunst des 20. Jahrhunderts. 
FRANKFURT/M. Kunstkabinett Hanna 
BekkervomRath. Bis 9. 5. 1959: Arbeiten 
von Arthur Fauser. 

Haus Limpurg. Mai 1959: Gemälde und 
Graphik von Christian Schad. 

FREIBERG/Sa. Stadt- und Bergbaumu- 
seum, Ab 17. 5. 1959: Deutsches Edelzinn. 


FREIBURG/Br. Augustinermuseum. Bis 
30. 8. 1959: „Von Courbet bis Miro”. 
FRIEDRICHSHAFEN Städt. Bodensee- 
Museum. Bis 7. 6. 1959: Arbeiten von Hans 
Fronius. 

GORLITZ Städt. Kunstsammlungen. 
10. 5.-21. 6. 1959: „Altstadtsanierung in Görlitz 
- 10 Jahre Denkmalpflegearbeiten.” - 17. 5.- 
28. 6. 1959: Graphik von Walther Klemm. 
HAGEN Städt. Karl-Ernst-Osthaus- 
Museum. Bis 24. 5. 1959: Aquarelle und Gou- 
achen von Max Kaus, Plastiken von Priska von 
Martin und Keramik von Ingeborg und Bruno 
Aschoff. 


102 55-57.7:21959 


HAMBURG Kunsthalle. Bis 17. 5. 1959: 
„Neben dem Expressionismus: Drei Maler zwi- 
schen Hamburg und Paris“ (Friedrich Ahlers-He- 
stermann, Fritz Friedrichs, Frank Nölken). 
Museum für Kunst und Gewerbe. 
9. 5.-14. 6. 1959: Porzellan und Dekor. 
Museumfür VölkerkundeundVor- 
geschichte. 7.-24. 5. 1959: Handweberei. 


HAMELN Kunstkreis. Mai 1959: Marc Cha- 
gall. Illustrationen zur Bibel und zu den Fabeln 
von Lafontaine. 


HAMM (Westf) Städt. Gustav-Lübcke- 
Museum. 13. 5.-14. 6. 1959: Gedächtnisaus- 
stellung Peter August Böckstiegel. 


HANNOVER Kestner-Gesellschaft. 
Bis 24. 5. 1959: Werke von Ren& Auberjonois. 
Galerie für moderne Kunst. Ab 21. 
4. 1959: Präkolumbische Plastiken und 30 Col- 
lagen von G. E. Schlubach. 

Galerie Dieter Brusberg. Mai 1959: 
Arbeiten von Georg Kinzer. 


KAISERSLAUTERN Pfälz. Landesgewer- 
beanstalt. Bis 25.5.1959: Arbeiten von 
Fathwinter. -— 13. 5.-15. 6. 1959: Gedächtnis- 
ausstellung Hermann Lismann 1878 - 1943. 


KARL-MARX-STADT (Chemnitz) Museum am 
Theaterplatz. Bis 14. 6. 1959: Werke von 
Richard Scheibe. 

Städt. Kunstsammlungen. Mai 1959: 
„Ein Bergmann stellt aus“. Arbeiten von Willi- 
bald Mayerl. 


KASSEL Städt. Kulturhaus. Bis 16. 5. 
1959: „Maler auf großer Fahrt 1958.“ 


KOLN Rautenstrauch-Joest-Muse- 
um. Bis 7. 6. 1959: Die Kunst Mexikos von den 
Anfängen über die Kolonialzeit bis zur Gegen- 
wart. 

Galerie Abels. Bis 20. 6. 1959: Gemälde 
von Jules Cavailles und Aquarelle von Hippo- 
lyte Petitjean 1854 - 1929. 

J. & W. Boissere&e. 5. 5.-4. 6. 1959: Olge- 
mälde von Jochanon Simon. 
Kunstantiquariat Venator. Ab 15. 
4. 1959: Coloniensien-Sammlung H. J. Lückger 
1864 — 1951. 


KREFELD Kaiser-Wilhelm-Museum. 
Mai 1959: Gedächtnis-Ausstellung Josef Strater 
1899-1956. - Gobelins und Aquarelle von 
Elisabeth Kadow. 

Museum Haus Lange. Ab 18. 5. 1959: 
Arbeiten von Alberto Burri. 


LEIPZIG MuseumderbildendenKün- 
ste. Mai 1959: Graphik und Illustrationen von 
Otto Schubert. 

LUDWIGSHAFEN/Rh. Kulturhaus. Ab 17. 
4. 1959: „Der städtische Kunstbesitz im Jubi- 
läumsjahr 1959.“ 

Stadtmuseum, 8. 5.-5. 7. 1959: „100 Jahre 
Stadtgeschichte“. 

LUBECK Overbeck-Gesellschaft. 24. 
5.-21. 6. 1959: Gemälde und Graphik von Ger- 
hard Wendland. 


LUGANO Villa Ciani. Bis 16. 6. 1959: 5. 
Mostra Internazionale di Bianco e Nero, 
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MANNHEIM Städt. Kunsthalle. Bis 18. 
5, 1959: Gemälde und Zeichnungen von Ben Ni- 
cholson. - 23. 5.-21. 6. 1959: Gemälde von 
Karlfred Dahmen. 


MONCHEN-GLADBACH Städt. Museum. 
Mitte Mai-Mitte Juli 1959: Gemälde von Liliana 
Cossovel, Guido Strazza u. Vinicio Vianello. 


MUNCHEN Städt. Galerie. Der neue 
Klee-Raum wurde am 19. 4. 1959 eröffnet. 
Theatermuseum. Bis Ende Mai 1959: Ar- 
beiten von Ernst Oppler 1867 - 1929. 

Neue Sammlung. Mai 199: „Gewebt — 
Gedruckt“ (Gobelins, Web- und Druckstoffe). 
Staatl. Graphische Sammlung. 
Bis 7. 6. 1959: Druckgraphik von Willi Geiger 
u. Karl Rössing. 

Berufsverband bildender Künst- 
ler. Mai 1959: Frühjahrsausstellung (Gemälde, 
Graphik, Plastik, Kunsthandwerk). 
Kunstverein. Bis 18. 5. 1959: „Drei Er- 
leuchtete“ (Bonnard, Roussel Vuillard). 
Galerie Günther Franke. Bis Mitte 
Mai 1959: Fritz Winter. Überblick über sein 
Schaffen 1925 - 1958. 

Galerie Schöninger. 2.-30. 5. 
Französische Graphik des 20. Jahrhunderts. 


OFFENBACH/M. Klingspor-Museum. 
Bis Mitte Mai 1959: Arbeiten von Roland Wink- 
ler, Ulrich Schürmann u. a. - 26. 5.-30. 6. 
1959: Internationale Einbandkunst der Gegen- 
wart. 


RECKLINGHAUSEN. Kunsthalle. Bis 7. 6. 
1959: Arbeiten von Bart van der Leck. 


1959: 


ROM Galerie l’Obelisco. Bis 18. 6. 1959: 
Gemälde von Fathwinter (F. A. Th. Winter). 


ROSENHEIM Städt. Kunstsammlung. 
Mai 1959: Gedächtnis-Ausstellung Ernst Maria 
Fischer 1907 - 1939. 


SCHLESWIG Schloß Gottorf, Landesmu- 
seum. Bis 25. 5. 1959: Gemälde, Graphik und 
Wandgestaltung von Ernst Günter Hansing. 


SOLINGEN Deutsches Klingenmu- 
seum. Bis 28. 5. 1959: 13. Bergische Kunst- 
ausstellung. 


ST. ETIENNE Museum. Ab 20. 5. 1959: Ita- 
lienische Maler und Bildhauer vom Futurismus 
bis heute. Die Ausstellung wird anschließend 
in Lyon, Dijon und Rouen gezeigt. 


STUTTGART Schloß Ludwigsburg, 
Württ. Landesmuseum. 8, 5.-31. 7. 1959: Alt- 
Ludwigsburger Porzellan. 

Galerie Lutz & Meyer. Bis 15. 5. 1959: 
Handzeichnungen von Willi Baumeister. 
Kunsthaus Bühler. Meister des 19. und 
20. Jahrhunderts. \ 
Kunsthaus Fischinger. Mai 1959: Ol- 
bilder und Aquarelle von Hans Gassebner. 
KunsthausSchaller. 20. 5.-17. 6. 1959: 
Graphik von Hildegard Roth. 


ULM Museum. 10. 5.-7. 6. 
von Julius Bissier, 


WORPSWEDE Galerie. Bis 13. 5. 1959. Ol- 
bilden und Aquarelle von Hans Helmuth von 
atn. 


1959: Arbeiten 


ZUSCHRIFT AN DIE REDAKTION 


Die Osterreichische Galerie, Wien 3., Prinz-Eugen-Straße 27, beabsichtigt im Spät- 
herbst des Jahres eine Ausstellung von Werken der Porträtistin und Genremalerin 
Barbara Krafft (1764-1827) und des Landschafters Michael Wutky (1738 - 1822) zu 
veranstalten. 

Offentliche und private Besitzer von Werken der Genannten werden höflichst ge- 
beten, von ihnen der Österreichischen Galerie Mitteilung machen zu wollen. 


REDAKTIONELLE ANMERKUNGEN 


Die Redaktion bittet um rechtzeitige Mitteilung von Ausstellungsterminen sowie um die Ei 

t teilui e Einsendun; 
von Katalogen und Museumsberichten für die regelmäßig erscheinende Bibliographie. Bei unver 
eingehenden Rezensionsexemplaren wird keine Gewähr für Rücksendung oder Besprechung über. 
nommen. Nachdruck, auch auszugsweise, nur mit genauer Quellenangabe gestattet. 


Redaktionsausschuß: Dr. Peter Halm, München; Prof. Dr. Ludw: ün- 
chen; Prof. Dr. Wolfgang Lotz, Poughkeepsie, N. Y. - Verantwort 13 h $ n ea ee 
Dr. Florentine Mütherich, Zentralinstitut für Kunstgeschichte, München, Meiserstraße 10 

Verlag Hans Carl, Nümberg, -— Erscheinungsweise: monatlich * Bezugs- 
preis: Vierteljährlich DM 5.25. Preis der Einzelnummer DM 2.-, jeweils zuzüglich Porto oder Zu- 
stellgebühr. -— Anzeigenpreis: Preise für Seitenteile auf Anfrage; Anzeigenleiter; E Reges 
- Anschrift der Expedition und der Anzeigenleitung: Verlag Hans Carl, 
ee En a Ten bes SR ne. = Bankkonto: Deutsche Bank AG., Filiale Nürn- 

; eckkonto: Nürnberg Nr. er - ü 
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